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Ane Lynge-Jorlèn: Niche Fashion Magazines. Changing 

the Shape of Fashion, London, New York (I.B. Tauris) 2017 

(Dissertation an der University of the Arts London, 2016).

Pamela C. Scorzin: Scenographic Fashion Design.  

Zur Inszenierung von Mode und Marken, Bielefeld 

(transcript) 2016 (Szenografie & Szenologie, Bd. 13).

Rainer Wenrich (Hg.): Die Medialität der Mode. Kleidung 

als kulturelle Praxis. Perspektiven für eine Modewissenschaft, 

Bielefeld (transcript) 2015 (Fashion Studies, Bd. 3). 

—
Auch die Modeforschung selbst ist Trends oder Wellen 
unterworfen. Ihren Anfang markiert für viele Thomas 
Carlyles Sartor Resartus (1833 / 1834), und über Georg 
Simmels einschlägige Monografie Philosophie der Mode 
(1905) sowie die Überlegungen Walter Benjamins zur 
Mode in seinem Passagenwerk (1928 – 1940) kann man 
eine Spur der Mode durch viele Werke der abendländi-
schen Philosophie ziehen. Auch Kant, Nietzsche, Marx 
und Kierkegaard widmeten sich der Mode; sie disku-
tierten sie als oberflächlich, kommerziell, frivol oder als 
Identität markierende Äußerung: «Kant dispensed with 
fashion, declaring it ‹foolish›», konstatiert Shahidha 
Bari. Diese über die letzten gut 150 Jahre dominante 
Bezugnahme ist bis heute vorherrschend – und geht zu-
rück auf die «Geschlechtsontologie» 1 der sich herausge-
bildeten bürgerlichen Gesellschaft des 19. Jahrhunderts: 

«And it is difficult not to read the diminution of dress in 
philosophy as part of a more general disdain for matters 
regarded as maternal, domestic or feminine».2 Über 
diese diminuierende Emphase der ersten der Mode ge-
widmeten Schriften hinauszukommen, war Anliegen der 
Publikationen seit den 1980er Jahren.

Modewissenschaft als Forschungsfeld ist heute inter-
national etabliert – die Anfänge in der Philosophie hat 
sie schon seit einigen Jahrzehnten hinter sich gelassen. 
Mit Publikationen wie Fashion Cultures (2000) und Fashion 
Cultures Revisited (2013), beide herausgegeben von Stella 
Bruzzi und Pamela Church Gibson, entstanden Fashion- 
Studies-Reader, die mittlerweile als einschlägig gelten. 
Sie versammeln Positionen der Kultur-, Film-, Kunst-, 
Politik- und Modewissenschaften sowie der Gender 
 Studies: Das Studium der Mode präsentiert sich als in-
terdisziplinäres Feld. Während die internationale Lite-
ratur und Forschungsgemeinschaft beständig wächst, 
zeichnen sich die Publikationen aus dem deutschen 
Sprachraum vor allem durch ihre Insularität aus. Einen 
regen Austausch oder ein gemeinsames Fundament 
sucht man zwischen deutscher und angloamerikani-
scher Forschung (fast) vergeblich. Barbara Vinkens für 
die deutschsprachige Modeforschung so wichtiger Bei-
trag Mode nach der Mode (1993) wurde erst elf Jahre spä-
ter ins Englische übersetzt. 

Es sind zwei Perspektiven, die die deutsche Mode-
wissenschaft besonders zu beschäftigen scheinen. Die 
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Erste versucht nach Roland Barthes’ Système de la Mode 
(1967), Mode als ein Medium, als ein Sprach- oder Zei-
chensystem, zu definieren. Die Zweite fragt, ob Mode 
Kunst sei, und kann sich dabei auf die vermehrte 
Präsenz von Mode in Museen seit den 1980er Jahren 
stützen. Mode wird unterschiedlich interpretiert und 
analysiert: soziologisch, kunsthistorisch, technisch, 
filmisch, medial, kulturell, ethnologisch oder in ihrer 
politisch-ökonomischen Rolle im globalen Warenver-
kehr.3 Dass es genügend Forschungslücken gibt, die es 
zu schließen gilt, machen die drei hier besprochenen 
Publikationen auf unterschiedliche Weise anschaulich. 
Vor allem eine medienwissenschaftliche Perspektive 
dürfte sich für die weitere Entwicklung der Modefor-
schung als fruchtbar erweisen. «Mode ist kein Medium, 
bedarf aber der Realisierung in Medien. Mode ist ein 
Phänomen medialer Erscheinungsformen», so Dagmar 
Venohr.4 Die ‹Medialität der Mode› lässt sich daher ver-
stehen als «Qualität, übertragend Sinn 
zu konstituieren».5

Es gibt kein Außerhalb der Mode: 
«Fashion, in a sense is change, and in 
modern western societies no clothes 
are outside fashion; fashion sets the 
terms of all sartorial behaviour […].» 6 
Jede vestimentäre Artikulation ist Teil 
der Kommunikation über Mode, be-
wusst oder unbewusst; sie ist Teil 
der Konstitution von Mode und 
Teil ihrer medialen Vermitteltheit 
und Darstellung. «[D]ie Mode 
ist beständig unbeständig», wie 
es in der Anthologie von Rainer 
Wenrich heißt (S. 60). Diese der 
Mode inhärente Unsicherheit 
wurde am Ende des 20. Jahr-
hunderts vor dem Hintergrund 
postmoderner Theorien dis-
kutiert. «The bombardment 
with representations and 
information to which we 
are all subjected is 
seen in postmodern 
writings as leading to 
‹fragmentation›. This 
has become another 
popular catchword of 

postmodernism.» 7 Die Orientierung an der Postmoder-
ne innerhalb der Fashion Studies zieht sich bis in die 
neuen Publikationen. 

Ane Lynge-Jorléns Monografie stellt anhand einer 
qualitativen, ethnografischen Studie des dänischen 
Magazins DANSK die Bedeutung der niche fashion ma
gazines für die Mediation von Mode «within the alter-
native fashion press» heraus (S. 3). Diese artikuliere 
sich vornehmlich über «Image Fashion» sowie «Written 
Fashion» (vgl. dazu Kapitel 3). Und sie arbeitet dem 
verbreiteten Vorwurf an die Fashion Studies entgegen, 
diese sprächen immer nur über die Akteur_innen, aber 
niemals mit ihnen. Entsprechend schlägt Pamela C. 
Scorzin in ihrer kulturwissenschaftlichen Analyse vor, 
Inszenierungen der Mode – wie etwa die Modenschau 
oder das Warenschaufenster – mit dem Begriff der 
Szenografie zu analysieren. Das Anliegen des Sammel-
bandes von Rainer Wenrich ist es, einen Reader für den 
deutschsprachigen Raum zu präsentieren, um «das 
Thema Kleidermode zu einem ernstzunehmenden 
Forschungsfeld zu machen» (S. 22). Wie sich Mode in 
ihren Erscheinungen vermittelt, sich Sinn medial kons-
tituiert und erfahrbar wird, wie sie sich medial präsen-
tiert, mit ihr umgegangen, gehandelt wird – damit be-
schäftigen sich die Autor_innen auf unterschiedliche 
Art und Weise. 

     Nischenwissenschaft?

Von allen Medien, mittels derer sich Mode arti-
kuliert, sie konsumiert und produziert wird, 

ist das Modemagazin wohl das offensicht-
lichste – abgesehen von der Modekleidung 

selbst. Lynge-Jorlén widmet sich der kul-
turellen, industriellen und medialen-

materiellen Bedeutung der von ihr 
so genannten niche fashion magazi

nes als «incubators of fashion; 
they are site for experimen-
tation and exclusive fa-
shion mediation» (S. 1). Mit 
Blick auf ökonomische Pro-
zesse fragt sie nach ihrem 
«‹circuit of culture› […] of 
production, representation 
and  consumption» und un-
tersucht die «values, codes 
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and meanings that are exchanged and shared within 
the niche fashion magazine circuit» (ebd.). Ihre Analy-
se stützt sie auf Bourdieus soziologisches Konzept des 
Feldes (vgl. S. 8): 

When I refer to the field of fashion I thus mean the 
particular social space in which agents (such as 
photographers, editors, models, fashion designers 
and fashion journalists) and institutions (for examp-
le the advertising economy and freelance culture) 
 accept the beliefs that underpin the field, such as 
aesthetic change and distinction. (Ebd.)

Lynge-Jorlén untersucht Produktion, Repräsenta-
tion und Konsum der Mode in niche fashion ma
gazines und zeichnet deren Genese aus 
der «independent style press» und 
den «new styles of photography» der 
1970er bis 1980er Jahre nach (S. 31). 
Entscheidend für eine  Definition von 
niche fashion magazines seien «the 
overlap of art and fashion» (ebd.) 
und ein Schreibstil «of irony [or] an 
intellectualising style» (S. 37). Im Folgenden analysiert 
sie in Bezug auf DANSK, wie dieses «the organisation of 
labour, visual identity, fashion spreads and fashion wri-
ting» untersucht (S. 20). Ein weiteres Kapitel beschreibt 
ihre Beobachtungen im Feld und Interviews mit Produ-
zent_innen des Magazins in ihrer Rolle als «mediators 
of fashion and taste-makers» (S. 97). Nach den Produ-
zent_innen werden Leser_innen interviewt, die die Sei-
te des Konsums repräsentieren – Konsum, der bei Lyn-
ge-Jorlén auch als Form der Produktion von Bedeutung 
diskutiert wird. Am Schluss geht es um die Zukunft der 
niche fashion magazines, die von einer elitären Gruppe 
von Produzent_innen für Gleichgesinnte innerhalb des 
Modesystems produziert und als «playgrounds» benutzt 
würden, um «new styles of photography, styling, art di-
rection and models» (S. 5) auszuprobieren. Insofern sei 
eine Prognose schwierig: «Mapping the field of contem-
porary niche fashion magazines provides a glimpse in 
time, as it is a very unstable market where new titles ap-
pear frequently just as other titles fold or come out very 
irregularly» (S. 47). Daher ist es umso verwunderlicher, 
dass die Interviews schon 2008 – 2009 geführt wurden 
und die Arbeit jetzt erst publiziert wird. Die starke Fo-
kussierung auf ethnografische Fragestellungen verengt 

stellenweise die Per-
spektive des Buches, das 

niche fashion magazines «as part of an 
increasingly complex hypertextual niche 

media landscape» erfasst (S. 197). So bleibt 
sie auch traditionellen soziologischen Kon-

zepten wie «Identität» und «Status» verhaftet. 
Einzig in Kapitel 3 widmet sich die Autorin ein-

gehender der Medialität der Mode in den niche fashion 
magazines und schickt sich an, die Modefotografie sowie 
die Modetexte auf ihren sinnstiftenden, medial ver-
mittelten Inhalt hin zu analysieren. «The ironic mood 
encapsulates a belief in fashion as a frivolous and fun 
part of postmodern popular culture. The other mood, 
on the other hand, deals with fashion as a legitimate 
art – a meaningful and intellectual topic» (S. 52). Diese 
Bestandsaufnahme fungiert gleichzeitig als Fazit und 
bleibt oberflächlich. Anschlüsse an aktuelle medienwis-
senschaftliche Debatten oder Theorien fehlen leider, so-
dass die Monografie stellenweise eher als eine Form der 
‹Pressekritik› gelesen werden kann.

Szenografische ‹Events› 

Ganz anders präsentiert sich Pamela C. Scorzins 
 Monografie. Sie versucht anhand fünf großer Äuße-
rungskomplexe der Mode nachzuweisen, dass diese 
einer szenografischen Inszenierungslogik mit spezifi-
schen Branding-Strategien folgen. 

Szenografie lässt sich […] als eine Form und Pra-
xis der ganzheitlichen Gestaltung definieren, 
die – gestalterisch wie inhaltlich – Verknüpfungen, 
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Verbindungen, Vermittlungen und Vernetzungen 
hervorbringt. Sie ist darin Ausdruck einer aktuellen 
Konvergenz- und Konnektivitätskultur nach der Mo-
derne. (S. 22)

Dabei bleibt das zugrundeliegende Konzept der Szeno-
grafie – wie dieses Zitat verdeutlicht – theoretisch recht 
vage und offen gefasst. Das Scorzins Analyse und ihren 
Beobachtungen zugrundeliegende Geschichtsmodell 
ist linear, in Phasen unterteilt, und bezieht sich auf den 
Begriff der ‹Zeitdiagnostik› aus Henry Jenkins Theorie 
der ‹Convergence Culture›.

Als ein herausragendes Phänomen der gegenwär-
tigen ‹Convergence Culture› ist das Scenographic 
Fashion Design wiederum auch durch Kongruenzen 
wie Konkurrenzen charakterisiert, in der vormals 
strikt voneinander geschiedene, distinkte moderne 
Gestaltungsbereiche nunmehr wirkungsvoll zusam-
mengehen und künstlerisch-gestalterisch miteinan-
der eng verschmelzen. (S. 37)

Diese Verschmelzung der darstellenden und ange-
wandten Künste lastet sie der Postmoderne an, die sie 
als «ein konsumistisches Zeitalter [versteht], das im 
Wesentlichen als eine technologisch vernetzte und glo-
bal kommunizierende Gesellschaft verfasst» sei. Sze-

nografie sei das Ergebnis der Auflösung der 
Grenzen zwischen den Künsten, die 

man nur noch zusammen erfahren könne, und ein 
wesentliches Mittel «unserer gegenwärtigen Ereignis- 
und Inszenierungskultur» (S. 122). Gleichzeitig bringe 
diese Kultur aber auch Permanentes hervor, nämlich 
die spezifische Markenidentität, konstituiert durch die 
Mittel der Szenografie:

Szenografie arbeitet somit gerade im Modischen 
am Unveränderlichen, Unvergänglichen und 
Universalen, an einer signifikanten langlebigen 
 Markenkultur, die nicht nur mit ihren hervorste-
chenden stilistischen Ästhetiken, sondern gerade 
auch mit ihren jeweiligen Werten, Haltungen und 
Einstellungen für ihre Konsumenten so vorbildlich 
und begehrenswert wird, dass man dazu nicht nur 
Sympathie und emotionale Bindung aufbaut, son-
dern sich ihren Versprechungen und Verheißungen 
auch vertrauensvoll zuwendet und sich darin iden-
tifiziert. (S. 247)

Die Argumentation verwirrt durch unauflösbare und 
unaufgelöste Widersprüche, sodass die Argumenta-

tion den Eindruck von Oberflächlichkeit hervorruft. 
So sollen Marken trotz ihrer szenografischen Insze-

nierung emotional wirken und als ‹echt› erfahrbar 
sein. Damit wird die Vermitteltheit der Inhalte, 

die Medialität der Mode, ‹überschrieben› und 
Medien auf bloße Partizipanten der Kon-

sumbotschaft reduziert, die als absolut 
gesetzt wird.

Der Einleitung «Scenogra-
phic Branding und Fashion 

Design folgen fünf weite-
re Kapitel, die 

sich fünf ‹In-
szenierungs-
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praktiken› der Mode widmen: Der «Modenschau», dem 
«kommerziellen Kurzfilm», dem «populären Musikvi-
deoclip», dem «Warenschaufenster» sowie dem «Re-
alraum» (Letzterer gefasst als «Scenographic Fashion 
Showrooms and Exhibitions»). Diese fünf Praktiken 
werfen für jede monografische Arbeit methodische, 
analytische und auch Probleme des Umfangs auf. Für 
die Autorin scheinen diese sehr verschiedenen kultu-
rellen Formen aber kaum distinkte Merkmale aufzuwei-
sen. Film lässt sich ebenso mittels Szenografie erklären 
wie eine Modenschau. Insofern erfüllt die Arbeit ihre 
selbst gestellte Prämisse, der zufolge Grenzen ver-
schwimmen und sich vormals distinkte Praktiken heute 
vereinen. Problematisch ist jedoch, dass durch die Fül-
le an Beispielen alle Objekte – sei es Film, Architektur 
oder Modenschau – ihre Distinktionsmerkmale verlie-
ren und austauschbar erscheinen. 

Daher verwundert es auch nicht, dass Scorzin fast 
keine Sekundärliteratur der entsprechenden Diszipli-
nen hinzuzieht: Das Kapitel zum «Fashion Film» etwa 
kommt ohne jegliche Filmwissenschaft aus.8 Auffällig 
sind auch die mittels langen Zitaten von bis zu einer 
Seitenlänge gegebenen eingehenden Beschreibun-
gen ihrer Fallstudien; an einigen Stellen vermisst man 
 Quellennachweise und viele für ihre Argumentation 
wichtige Konzepte bleiben unterdefiniert (‹Gesamt-
kunstwerk›, Emotionen, Ästhetik, Narration). Die Ka-
pitel reihen ein Fallbeispiel ans Nächste und sie wie-
derholt sich oft. Wer allerdings auf der Suche nach 
interessanten Fallstudien für eigene Arbeiten ist, wird 
bei Scorzin fündig. Das Konzept der Szenografie an 
sich, die ‹Inszenierung von Raum›, kann für die Medi-
enwissenschaft fruchtbar gemacht werden, wie etwa 
auch die weiterführende Literatur zeigt (vgl. S. 22). 
Problematisch wird es dort, wo die Autorin dieses 
theoretische Konzept heranzieht, um den Mangel an 

Interdisziplinarität und tiefgehender methodischer 
Auseinandersetzung auszugleichen und universale Er-
klärungsschablonen verwendet. 

Medialität der Modeforschung

Interdisziplinarität ist auch für Rainer Wenrichs Sam-
melband zur Medialität der Mode das ent scheidende 
Merkmal, um die Konturen einer Modewissenschaft 
abzustecken. Ein Anliegen des Bandes ist «die Weiter-
entwicklung modetheoretischer Ansätze» (S. 20). Dazu 
versammelt er «Beiträge international renommierte[r] 
AutorInnen» (S. 22). Neben der Idee des verstärkten 
Austausches zwischen deutschsprachiger und anglo-
amerikanischer Forschung lautet der Anspruch, «mit 
den fashion studies und der Grundlegung einer Mode-
theorie einen  weiterführenden Forschungsbereich zu 
generieren, der an interdisziplinären Verankerungen 
zugewinnt und sich seiner Eigenständigkeit dennoch 
bewusst bleibt» (S. 21). 

Anders als andere deutschsprachige Reader 9 ver-
sammelt diese Anthologie – größtenteils – eigens für 
die Publikation verfasste Beiträge. Die Frage lautet 
nicht mehr, ob Mode Kunst sei oder nicht – sie zu stel-
len scheine obsolet (S. 15). Vielmehr geht es darum, wie 
«die vestimentären Belege der Mode zeigen, dass sie in 
ihrer Medialität vor allem im 20. und frühen 21. Jahrhun-
dert diskursive Umgebungen zusammen mit bilden-
der, angewandter und darstellender Kunst als Referenz 
inszenieren und darin unterschiedliche Narrative des 
gesellschaftlichen Gefüges interpretieren» (ebd.). Ein 
besonderes Anliegen ist es dabei, die angloamerika-
nische Modewissenschaft mit der bislang fast separat 
arbeitenden deutschsprachigen zusammenzuführen: 
ein Anspruch, der nicht immer restlos eingelöst werden 
kann, da insgesamt nur drei der 19 Beiträge aus dem 
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angloamerikanischen Forschungsraum stammen. Auch 
verwundert es, dass – trotz der Emphase, sich in den 
internationalen Diskurs zu integrieren – die Anthologie 
nicht in englischer Sprache erscheint. Denn gerade die 
deutsche modewissenschaftliche Forschung ist es, die 
im angloamerikanischen Raum stärkere Präsenz und 
Rezeption erfahren sollte.

Der umfangreiche Band gliedert sich in die Ab-
schnitte «Kleidung denken», «Kleidung lesen», «Klei-
dung verstehen», «Kleidung kulturell und politisch 
transformieren», «Kleidung präsentieren» und «Klei-
dung medialisieren». Mit Nachdrucken einschlägiger 
Beiträge von Barbara Vinken (1993) und Valerie Steele 
(2012) werden gleich eingangs zwei Artikel präsentiert, 
die mit dem Anspruch vorgestellt werden, den «derzei-
tigen Diskurs einordnen zu können» (S. 23). Sie sollen 
«im besten Sinne als Zugangswege zu unterschied-
lichen Themensträngen» (ebd.) verstanden werden. 
Nur so ist das Alter eines der Texte zu erklären, das 
aber auch einen Hinweis auf die mögliche Diagnose 
gibt, dass seit den 1990er Jahren keine modetheoreti-
schen Fortschritte erzielt wurden. Vor diesem Hinter-
grund ist es auch nachvollziehbar, dass die Mode sich 
noch nicht aus der ‹Postmoderne-Falle› emanzipieren 
konnte.  Allein Mahret Kupkas Beitrag 
«Jenseits der Mode liegt das Schwei-
gen: Über die Unmöglichkeit des 
Undenkbaren zu denken» ist 
ein Versuch, diese Schwelle 
zu überwinden. Er folgt Ca-
roline Evans’ ‹Zeitdiagnos-
tik›, die «die Mode Ende des 
20. Jahrhunderts [einordnet] 
in einen kulturtheoretischen 
Kontext, den sie postindus
triellmodern nennt. Damit 
meint sie die bis heute 

allgemein namenlose Zeit, die irgendwie nach der 
vorherigen kommt, irgendwie anders ist, irgendwie 
zeitgemäßer» (S. 59). Verschiedene mediale Erschei-
nungs- und Aktualisierungsformen der Mode findet 
man in den nachfolgenden Sektionen. Folgt man Dag-
mar Venohrs Argumentation in ihrem Beitrag «Mode-
Medien – Transmedialität und Modehandeln», so gilt: 
«Alles, was Mode sein kann, wird erst im medialen 
Vermittlungs- und Wahrnehmungsprozess zu Mode» 
(S. 113). Was Mode ist, ist an das «dem jeweiligen Me-
dium an sich Vorgelagerte» gebunden. «Mode ereignet 
sich in und zwischen ihren Medien im immer wieder 
sich aktualisierenden Wahrnehmungs- und Konstitu-
tionsprozess des Medialen. Die Potentiale der Mode 
liegen in den sie verkörpernden Medien und deren je-
weils spezifischen Potenzialen» (S. 115). Somit ist nicht 
nur das ‹klassische› Modemedium Bekleidung Mode, 
auch andere Medien, in denen sich Mode ‹zeigt›, wer-
den modisch: «Es sind die spezifischen Strukturalitä-
ten und Materialitäten der Medien, ihr Eigensinn und 
ihr Eigengewicht, die das Erscheinen der Mode ermög-
lichen» (ebd.). Venohr folgend, versammelt der Band 
verschiedene Darstellungs- und Erscheinungsformen 
der Mode: angefangen bei der Modekleidung über Fo-

tografie, Malerei, Modenschau bis hin zur 
«Räumlichkeit von Mode» (S. 233).

Besonders hervorzuheben sind 
die Beiträge, die aus einer post-
kolonialen Perspektive heraus 
Mode als ein westliches Konzept 
entlarven, welches u. a. in Form 
der Entwicklungshilfe als neues 

hegemoniales Instrument dient. 
Yuniya Kawamura zeigt, «[w]ie 
 man die hegemoniale Idee der 

Mode als westliches Kon-
zept auseinandernimmt» 
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(S. 185 f.) und Elke Gaugele widmet sich der «ethi-
schen Wende der Mode und [den] damit ver-
bundenen ästhetischen Politiken […], um neue 
Zusammenschlüsse von Mode, Ökonomie und 
Politik zu veranschaulichen» (S. 197). 

Wichtig sei auch, so Rainer Wenrich in seiner 
Einführung, «dass die wissenschaftliche Ausei-
nandersetzung mit der Kleidermode auf die 
Expertise einer kritischen Bildwissenschaft 
setzt», wie jüngere Publikationen zeigten 
(S. 21). Philipp Zitzlspergers Beitrag sei an 
dieser Stelle exemplarisch zu nennen: 
Er befragt «bildliche Repräsentatio-
nen» (S. 89) auf die Les- bzw. Unles-
barkeit der dargestellten Kleider-Codes. 
Damit verdeutlicht er sehr anschaulich, wie ein Wissen 
um Mode die Analyse kultureller Artefakte nicht nur 
erweitern, sondern vor allem präzisieren kann. 

Es verwundert jedoch gerade in der großen the-
matischen Breite des Bandes, dass es nur einen 
Beitrag gibt, der eine Form der neuen Medien 
thematisiert, die gerade für die Mode und ihre Ar-
tikulation immer mehr an Bedeutung gewinnen. 
Heike Jenss problematisiert «Erinnerung und 
Nostalgie» (S. 167) anhand des Modeblogs von 
Tavi Gevinson. Sie analysiert die Medialität 
der Mode anhand der von Gevinson produ-
zierten und eingestellten Fotografien, die 
«die Erfahrung von Zeit und Zeitlich-
keit» (S. 179) in der Mode themati-
sieren und sichtbar machen. Den 
Mangel eines filmwissenschaftlichen 
Beitrags kann auch Ulrich Lehmanns struktura-
listische Analyse des Hitchcock-Klassikers North by Nor
thwest (Der unsichtbare Dritte, USA 1959) nicht aufwiegen, 
auch wenn der Text mit seinem Fokus auf die Oberfläche 
des Anzuges und dem Anzug als Oberfläche – gerade 
das männliche Kostüm im Film sowie generell Ober-
flächlichkeit (superficiality) sind bisher unzureichend 
erforscht – einige spannende Erkenntnisse liefert: «Er 
[der Film] handelt von Verkleidungen und nicht von 
materieller Wirklichkeit, und er bleibt beim Warencha-
rakter von Objekten, anstatt die Ideologien hinter ihnen 
aufzuspüren» (S. 291).10 

Insgesamt zeichnet sich die Anthologie trotz ihrer 
chronologischen Ordnung durch eine bedauernswerte 
Inkonsistenz des Modebegriffs aus, die jedoch nicht 

überrascht: Eine Definition von Mode wird 
meist von den Autor_innen selbst geliefert; 

gleichzeitig wiederholen sich einige Aus-
sagen in aufeinanderfolgenden Artikeln. 

Trotz zahlreicher Rechtschreibfehler ist der 
Band als einführendes Werk durchaus empfeh-
lenswert und versammelt im Literaturteil eine 
sehr gute Auswahl an Positionen aus beiden 

Hemisphären.
Alle hier besprochenen Publikati-

onen diskutieren ihre Gegenstände 
vor dem geschichtlichen Postulat 
der Postmoderne. Sie ‹geistert› 

durch die Fashion Studies, die 
als sich formierende Disziplin auf die 

Gegenwart, diese «namenlose Zeit» (S. 59), noch 
keine Antwort gefunden hat. Diese mögliche 
Zukunft international sichtbar mitzugestalten, 
sollte der deutschen Modewissenschaft ein 

besonderes Anliegen sein. Und die internati-
onale Teilhabe sollte sich nicht allein auf zu-
künftige Beiträge beschränken, sondern auch 

die Verfügbarmachung von bereits erschiene-
nen Monografien oder Sammelbänden als 

Übersetzungen miteinschließen. 
Die verstärkte Sichtbarkeit von Mode 

ist vor allem den neuen Medien zuzu-
schreiben: Die ubiquitäre Verfügbarkeit 

der Aktualisierungen von Mode 
im Visuellen bekräftigt die Not-
wendigkeit einer verstärkten 

Beschäftigung mit den Mediali-
täten der Mode. Jeder Aspekt des Lebens ist 

von vestimentären Repräsentationen, Ausformungen, 
Codes, Subversionen, Abgrenzungsgesten, Zuschrei-
bungen berührt. Um die Medialität der Mode lesen zu 
können, sich über die leidigen Diskussionen der Frage, 
ob Mode ein  Medium sei, ob sie Kunst sei etc., hinaus-
zubewegen und sie als das zu analysieren, was sie ist, 
nämlich ein komplexes «interdiskursives Kulturthema» 
(S. 13), welches uns alle ‹berührt›, bedarf es einer Medi-
enwissenschaft der Mode. 

Man muss mit den Medialitäten der Mode Schritt 
halten: «[T]oday much discussed is whether the  fashion 
film is replacing the fashion show, rendering it obso-
lete.»11 Mode, «[who] lives at the heart of history»,12 
als Materialisation von Zeit, reagiert schnell auf die 
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 Verwerfungen und Veränderungen im ‹Weltengefüge›. 
«As mute and humble material object it transforms it-
self into the embodiment of the most shocking, the 
most subversive ideas.»13 Daher könnte man sagen, 
Mode findet nur im Medialen selbst, als Vermitteltes 
und Vermittelndes, statt. 
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